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1 JOHDANTO 
Suurin osa muusikoista tietää ja on ehkä kuullut joskus mainittavan Carl Philip 
Stamitzin nimen. Monet varmasti myös tietävät, että hän on säveltänyt alttoviulu- 
ja klarinettikonserton, mutta vain harva tietää, kuinka monta sinfoniaa tai 
kvartettoa hän on säveltänyt. Moni alttoviulistikaan ei välttämättä tiedä sitä, että 
Stamitzin kynästä on syntynyt kaiken kaikkiaan kuusi alttoviulukonsertto mukaan 
lukien Viola d’Amorkonsertot. Hänet tunnetaankin ehkä parhaiten hänen 
alttoviulukonsertostaan, mutta myös hänen klarinettikonserttoja soitetaan jonkin 
verran. Ne eivät kuitenkaan ole saaneet kovin suurta suosiota, koska myös W. A. 
Mozart sävelsi sille hienon konserton. 
Alttoviulurepertuaari on itse asiassa nykypäivänä varsin laaja, ja nykysäveltäjät 
säveltävät yhä enemmän ja enemmän alttoviululle. Alttoviulu oli barokin ja 
galantti-tyylin aikaan soitin, jolla ei ollut vakiintunutta asemaa. Barokin aikana 
alttoviulun tehtävänä oli lähinnä tuplata selloa, cembaloa ja bassoa. Monikaan 
erityisesti barokin ajan säveltäjä ei uskaltanut säveltää altolle juuri mitään. Syitä 
oli monia, ja ehkä suurin syy oli se, että alttoviulistien taso oli yleisesti tuona 
aikana melko matala. Alttoviulua ei pitkään mielletty virtuoosisoittimeksi, vaan 
sitä pidettiin enimmäkseen kamarimusiikkisoittimena. Varsin mielenkiintoista ja 
suoraan sanottuna huvittavaa oli myös se, että tason ollessa varsin matala, 
joutuivat he tekemään soiton ohella myös muita töitä. Mesenaatti järjestelmässä 
kaikki muusikot olivat palvelijoita, mutta alttoviulun soitto ei pelkästään riittänyt, 
vaan alttoviulun soiton lisäksi alttoviulistien (muista soittimista poiketen) piti 
tehdä myös muita töitä esimerkiksi virittää cembaloa, laulaa kuorossa ja kääntää 
kellot yms. (Valtonen, H 2011. Alttoviuluseura.) 1700-luvun loppupuolella 
tapahtui alttoviulun historiassa kuitenkin radikaali muutos. Tuolloin alttoviulu 
saavutti lähes tasavertaisen aseman verrattuna muihin jousisoittimiin. Yhä 
useampi säveltäjä löysi taas alttoviulun ja alkoi käyttää sitä yhä enemmän. 
Pariisissa elämänsä elänyt Carl Stamitz oli kuitenkin yksi ensimmäisistä niin 
sanotuista alttoviuluvirtuooseista. Hän on hyvä esimerkki siitä, että myös tuona 
aikana osattiin alttoviulua jo käsittää sekä solistisena, että virtuoosisena 
soittimena. Tämä tapahtui siis kuitenkin vain melko pienessä mittassa, mutta 
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kuitenkin tästäkin saamme mielestäni kiittää osaltaan myös Stamitzia. Hän oli 
haluttu virtuoosi, joka kierteli ympäri Eurooppaa esiintymällä alttoviulistina ja 
soittamalla omia sävellyksiään. Alttoviuluvirtuoosisuutensa lisäksi hän oli myös 
viola d’amore, viuluvirtuoosi, sekä yksi aikansa tuotteliaimmista säveltäjistä. 
Hänen musiikkinsa ei valitettavasti ole jäänyt elämään samalla menestyksellä kuin  
esimerkiksi hänen aikalaisensa W.A. Mozartin musiikki. Tämä ei mielestäni 
tarkoita kuitenkaan sitä, että Stamitzin musiikki olisi joltain osin huonompaa, tai 
Mozartin musiikki toisaalta joltakin osin parempaa. Vaikka heidän musiikkinsa on 
peräisin suurin piirtein samalta aikakaudelta, (Mozart syntyi 11 vuotta 
myöhemmin vuonna 1756) on heidän musiikkinsa kuitenkin mielestäni melko eri 
sävyistä, eikä Stamitzia voi mielestäni kutsua halvaksi Mozartiksi. Mozart ei 
valitettavasti säveltänyt alttoviululle juuri mitään soolo kapaletta. Ainoa alttoviulu 
ns. soolo sävellys on sinfonia concerdante, joka on kuitenkin sävelletty viululle, 
alttoviululle ja orkesterille. 
Stamitzin musiikki kuitenkin vaatii mielestäni lisää huomiota, ja siitä johtuen 
päätin kirjoittaa hänestä ja hänen massiivisesta sävellystyöstä. Hänen 
sävellyksiään ei juuri soiteta lainkaan, lukuun ottamatta hänen ensimmäistä 
alttoviulukonserttoaan, joka on mielestäni yksi parhaista klassismin ajalta 
säilyneistä alttoviululle sävelletyistä virtuoosikonsertoista. Mielenkiintoista olisi 
myös tutkia hänen kolmea muuta alttoviulukonserttoaan, mutta sen taidan jättää 
seuraavaan työhöni. Tässä työssäni asetan pääpainon juuri hänen 
alttoviulumusiikkinsa ja erityisesti hänen ensimmäisen alttoviulukonserttonsa 
tutkimiseen. Sävellaji hänen ensimmäisessä konsertossaan on D-duuri. Aion myös 
hieman käyttää aikaa teoksen yksikertaiseen ja helposti ymmärrettävään 
analysoimiseen. Aion kuitenkin käyttää melko vapaata kuulopohjaista sekä 
joissain tapauksissa nuottipohjaista analyysia. Käytän myös nuottiesimerkkejä, 
jotta materiaalin hahmottaminen olisi lukijalle vielä yksinkertaisempaa ja 
helpompaa. Itselleni on ainakin aina helpompi hahmottaa erilaisia asioita juuri 
kuvien avulla. 
Ensimmäisessä luvussa minulla on tarkoitus perehtyä Carl Stamitzin, sekä hänen 
perheensä elämänkulkuun. Aloitan tekstini kuitenkin mielestäni tärkeimmästä eli 
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Carlin juurista. Minun on siis tarkoitus myös hieman esitellä teille hänen isänsä 
Johan Wenzel Anton Stamitzin tärkeätä muusikon uraa. Mannheimin 
hoviorkesterin tason radikaali nosto tekivät hänestä erittäin arvostetun säveltäjä, 
kapellimestarin ja viulistin. Hänen isänsä oli muuten myös varsin tuottoisa ja ehkä 
uskallan sanoa että jopa hieman vielä innovatiivisempi säveltäjä kuin poikansa. 
Innovatiivisuus ei kuitenkaan tarkoita aina parempaa musiikkia, vaan 
ennemminkin vanhoista raameista irtautumista. Kerron myös lyhyesti hänen 
veljestään Anton Stamitzista, joka seurasi myös isoveljensä jalanjälkiä, tai 
oikeastaan ehkä isänsä.        
Toivon löytäväni mahdollisimman paljon oivalluksia myös omaan käyttööni 
tämän työn yhteydessä. Tästä johtuen valitsin työni teemaksi Carl Philip 
Stamitzin, koska ymmärsin, miten vähän minä todellisuudessa tiedän hänestä ja 
hänen sävellyksistään. Yllätyksekseni, kun aloitin materiaalin keräämisen, 
huomasin, että en suinkaan ole ainoa, joka ei hänestä tiedä. Valitettavasti Carl 
Stamitzista ei siis löydy kovin paljon tietoa, tai hänen elämäänsä liittyvää 
kirjallisuutta. Suuren osan tiedoista liittyen hänen elämäänsä ja teoksiansa olen 
löytänyt englanninkielisiltä www-sivuilta. Tutkimuksieni perusteella hänen isänsä 
oli elämänsä aikana jonkin verran enemmän kuuluisa, kuin poikansa. Tähän 
lopputulokseen päädyin, koska hänestä löytyi paljon enemmän tietoa ja tekstiä.   
Toivon, että tämän työni myötä jokainen, joka haluaa tietää enemmän tästä 
alttoviulistista, viulistista ja säveltäjävirtuoosista löytäisi jotain arvokasta sekä 
hyödyllistä informaatiota myös omaan käyttöönsä. Työni lopussa aion myös 
esitellä kaksi konserton kadenssia, joita pidän henkilökohtaisesti parhaana ja 
tyylillisesti sopivimpina kadensseina hänen ensimmäisen alttoviulukonserttonsa 
ensimmäisen ja toisen osan kadensseiksi. Tutkimukseni ei välttämättä tuo mitään 
suurta mullistusta maailmaan, eikä välttämättä kerro mitään uutta näistä 
säveltäjistä, mutta sen tavoite on kiteyttää ja yhdistää nämä kolme säveltäjää ja 
esitellä ihmisille heidät yhtenä kokonaisuutena. Tekstin kirjoittaminen tekee myös 
varmasti minusta älykkäämmän ja sivistyneemmän ihmisen, joka tulee tietämään 
yhdestä alttoviulu konsertosta seuraavien 30-sivun akana paljon enemmän, kuin 
mitä olisin tiennyt ilman tämän kirjoittamista. 
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2 CARL PHILIP STAMITZIN PERHE 
 
Stamitzin perheestä tiedetään melko vähän, mutta heidän elämänsä oli kaikkea 
muuta kuin tylsää. Se oli perhe, joka tunnettiin jo silloin, mutta tunnetaan edelleen 
siitä, että perheen molemmat pojat ja heidän isänsä olivat kaikki suuria säveltäjiä. 
Heidän musiikkinsa ei soi enää kovin usein, mutta mielenkiinto sitä kohtaan 
saattaa kasvaa tulevaisuudessa merkittävästi. Lähteenä käytän tässä luvussa 
Smithin tekstiä, joita löysin internetsivuilta. 
 
2.1 Säveltäjä suvun luoja 
Carl Philip Stamitz eli vuosina 1745-1801. Hän oli Jan Václav Antonín Stamitzin 
vanhin poika. Jan, Carlin isä, oli myös itse varsin merkittävä tšekkiläinen 
viuluvirtuoosi sekä säveltäjä. Monien säveltäjien mielestä vielä merkittävämpi 
kuin poikansa. Johann Stamitz syntyi vuonna 1717. Hänen aikalaisiaan ovat mm. 
Carl Philip Emmanuel Bach, Johann Christian Bach ja Guiseppe Tartini. Hän 
opiskeli Prahan yliopistossa vuosina 1734–1735 eli vain yhden vuoden, jonka 
jälkeen hän aloitti soolovirtuoosiuransa ja muutti lopulta Saksaan. Hän oli 
ensimmäinen, joka loi Mannheimilaisen sinfonian. mannheimilainen sinfonia on 
kuuluisa dynaamisista tehoistaan, kontrasteistaan ja musiikillisesta liike-
energiastaan. Hänen musiikkinsa oli monille ajan säveltäjille tiennäyttäjänä 
tulevaan. Saksassa hän myös päätti, että hänen on saksalaistettava hänen 
tšekkiläinen ja ehkä saksalaisille vaikeasti ymmärrettävä nimensä Johann Wenzel 
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Anton Stamitziksi. Paremmin hänet tiedetään kuitenkin hieman lyhyemmällä 
nimellä ilman Wenzeliä ja Antonia, eli Johann Stamitzina.     
Hän kerkesi säveltämään elämänsä aikana paljon musiikkia, kaiken kaikkiaan 
joidenkin lähteiden mukaan noin 70 sinfoniaa. Valitettavasti häneltä tiedetään 
säilyneen tähän päivään saakka vain 58 sinfoniaa. Lisäksi hän ehti säveltämään 
paljon kamarimusiikkia, monia instrumentaali konserttoja, joista tärkeimpinä voisi 
mainita hänen lukuisat konserttonsa viululle, harpulle, oboelle ja klarinetille.  Hän 
sävelsi myös 10 niin sanottua orkesteritrioa, jotka ovat itse asiassa kuin sinfonioita 
jousiorkesterille. Niitä on kuitenkin mahdollista soittaa myös 
kamarikokoonpanona, jolloin jokaista ääntä soittaa yksi soittaja. (Smith 2011, 
internetsivut.) Hänen yksi tunnetuimpia sinfonioitaan on sinfonia G-duuri 
lisänimellä ”Mannheim”. Mielestäni teoksesta tekee erittäin mielenkiintoisen se, 
että siinä voi kuulla tavallaan barokin ja klassismin jonkinlaista sekoitusta, josta 
muodostuu mielestäni jotain aivan erilaista kuin  voimme kuulla esimerkiksi W.A. 
Mozartin tai hänen isänsä Leopold Mozartin musiikista. Johann Stamitz on 
mielestäni vienyt musiikkia valtavasti eteenpäin. Hän oli tavallaan tien luoja 
uuteen, ja näin totesi myös eräs musiikin historioitsija sanoessaan, että Stamitz oli 
avain hahmo siirtymä kaudella barokista klassismiin erityisesti, jos katsotaan 
sinfonisesta näkökulmasta (Edwards 2012, internetsivut.) Hän oli myös 
ensimmäinen säveltäjä, joka kirjoitti sinfonioihinsa neljä osaa. Hänen musiikkinsa 
on varsin mielenkiintoista kuunneltavaa, jossa mielenkiintoisimpana elementtinä 
on juuri hänen uudenlainen tyylin luominen. Hänen musiikissaan on siis erittäin 
hienoja vivahteita kahdesta eri aikakaudesta. Erityisen tärkeää on mielestäni juuri 
hänen kehityssuuntansa kohti klassismia ja niin sanottua Mannheimin 
koulukuntaa. Hänen musiikillinen tyylinsä on hyvin ajankuvasta poikkeavaa. 
Tietenkin myöhemmin, kun muut alkoivat seurata hänen jalanjälkiään, muuttui 
hänen musiikkinsa jo tavalliseksi, mutta kuitenkin hänen siirtymäkauden 
musiikkiaan on mielestäni todella mielenkiintoista kuunnella.       
 Johann Stamitz meni sittemmin naimisiin Maria Antonia Lunebornin kanssa, ja 
vuonna 1744 he saivat ensimmäisen yhteisen poikalapsen Carlin. Myöhemmin 
heille syntyi kaiken kaikkiaan viisi lasta, joista kahden nuorimman tiedetään 
kuolleen jo varsin varhaisessa vaiheessa luultavasti jonkinlaisten kulkutautien 
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seurauksena. Vanhin poika Carl Philip ja eloonjääneistä nuorin Anton seurasivat 
molemmat isänsä jalanjälkiä ja aloittivat musiikkiopintonsa jo varhaisessa iässä. 
Veljesten sisaren Maria Franzizkan ei tiedetä säveltäneen mitään, eikä hänestä 
löydy muutenkaan mitään tietoa, jonka mukaan hän olisi ollut muusikko tai 
säveltäjä, mutta kuten tiedämme, eivät tuohon aikaan naiset olleet kelvollisia 
säveltämään tai muutenkaan tekemään mitään, mikä liittyisi varsinaisesti 
säveltämiseen tai taiteeseen ylipäätänsä. Nykypäivänä esimerkiksi tiedetään jo, 
että myös W.A. Mozartin sisar Maria Anna Mozart oli erittäin lahjakas säveltäjä, 
mutta hänet vaiettiin ja hänen teoksiaan esitetään luultavasti vielä nykyäänkin 
hänen veljensä nimellä varustettuna. Sama kohtalo saattoi olla myös Stamitzin 
perheen keskimmäisellä lapsella, perheen ainoalla tyttärellä Maria Franziskalla. 
Nuorimpien lapsien kuoltua joutui Stamitzien perhe vuonna 1757 kuitenkin 
kokemaan uuden murhenäytelmän, kun perheen isä Johann Stamitz joutui 
valitettavasti jättämään tämän maailman.  Hän siis kuoli vuonna 1757 oltuaan vain 
39 vuotta vanha. Hän ei siis ollut kovin pitkäikäinen, mutta tuohon aikaan 
rokotteiden ja antibioottien puuttumisen takia oli kuolleisuus varsin suuri. 
Varsinaista kuolemaan johtavaa syytä ei kuitenkaan valitettavasti tiedetä, mutta se 
on varma, että hän ei voinut kuolla vanhuuteen. Hänestä jäi jäljelle vain muisto ja 
lukemattomat sävellykset, joita kohtaan mielenkiinto alkaa ihmisissä nykyään jo 
jonkin verran kasvaa. Hän oli säveltäjänä niin tuottelias ja taitava, että hänen 
kaltaistaan ei tuohon aikaan toista luultavasti löytynyt. Olen melko varma, että 
hänen musiikkinsa löydetään pian uudestaan ja tulevaisuudessa konserttisaleissa 
alkaa soida taas yhä useammin säveltäjämestari Johann Stamitzin musiikki. 
Hänen uransa suurimpia saavutuksia oli myös hänen johtaman Mannheimin hovi- 
orkesterin suuri menestys. Tässä samaisessa orkesterissa soittivat myös hänen 
poikansa Carl ja Anton. Tämä orkesteri oli erittäin kuuluisa, jousiensa hyvästä 
virtuoositeetistä ja erityisesti juuri alttoviulujen erinomaisesta ja siihen aikaan 
harvinaisesta tasosta. Johann ei välttämättä ollut orkesterin virallinen 
kapellimestari, mutta tuohon aikaan ei edes ollut vielä sellaista ammattia. Hän oli 
myös viuluopettaja, ja sitä kautta hän luultavasti nosti orkesterinsa tason 
huippuunsa, mitä monet ihmiset tulivat kuuntelemaan kaukaakin. Hän saikin 
paljon arvostusta sekä hankki mainetta juuri orkesterinsa ansiosta. Orkesterin 
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ohella hän kuitenkin oli myös perheen isä, säveltäjä ja viulisti. Lyhyestä 
elämästään huolimatta Johann saavutti enemmän kuin moni hänen aikalaisensa ja 
sävelsi sinfonioita ja muuta musiikkia niin paljon, että vain harva säveltäjä on 
pystynyt parempaan. Carl ja Anton olivat vasta nuoria, kun heidän isänsä 
menehtyi. Carl oli tiettävästi vasta 12-vuotias ja Antonkin vain 7 vuotta vanha. He 
eivät kuitenkaan kärsineet siitä kovin suuresti, vaan saivat päinvastoin ehkä jopa 
enemmän aikaiseksi kuin olisivat ilman isän menehtymistä tehneet.  Johannin 
pojat jatkoivat hienon säveltäjäsuvun perinnettä ja eivät antaneet mahdollisuutta 
unohtaa myöskään isänsä saavutuksia. Luultavasti moni itseään muusikkona 
pitävä ihminen tiesi Johann Stamitzista ja arvosti häntä säveltäjänä ja viulistina 
suuresti. Hänen kuolemansa jälkeen ihmiset yhdistivät pojat isäänsä, ja he 
saattoivat saada enemmän mahdollisuuksia tästä johtuen. Heidän isänsä oli 
opettanut poikiansa, mutta onneksi hänellä oli aikaisemmin ollut myös muita 
oppilaita. Christian Channabich saattaa olla yksi hänen kuuluisimmista 
oppilaistaan. Hän ryhtyikin opettamaan Johannin poikia näiden isän kuoltua aivan 
liian nuorena. Mitä luultavimmin olikin niin, että Christian Channabich jatkoi 
orkesterin johtoa siitä, mihin Johann jäi. Häntä onkin pidetty aikansa 
lahjakkaimpana ja parhaana kapellimestarina, joka sai kehuvia ja arvostavia 
kommentteja myös W.A. Mozartilta. (Emt.) 
 
2.2 Perheen toinen poika 
Anton Stamitz oli perheen eloonjääneistä lapsista nuorin. Hänen elämänsä oli 
pitkälti samantyylinen kuin hänen isoveljensä Carl Stamitzin. Hän syntyi vuonna 
1750, joten hän oli viisi vuotta nuorempi kuin isoveljensä Carl. Teoksia hän ei 
säveltänyt yhtä paljon kuin veljensä, mutta hänelläkin on kuitenkin useita 
viulukonserttoja ja jopa yksi alttoviulukonsertto, mutta se on kirjoitettu luultavasti 
myös alun perin viululle, koska nuotissa lukee, että konsertto alttoviululle tai 
viululle, joten sitä voi siis soittaa molemmilla instrumenteilla.  Johann Stamitzin 
kuoltua häntä, niin kuin hänen veljeänsäkin, alkoi opettaa Christian Cannabich, 
joka oli taas itse ollut aikaisemmin Johann Stamitzin oppilas. Antonin 
kuuluisimpia sävellyksiä ovat hänen kaksitoista sinfoniaansa ja kaksi sinfonia 
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concertantea. Lisäksi hänellä oli useita konserttoja, jotka enimmäkseen on 
kirjoitettu viululle. Häneltä löytyy myös varsin paljon kamarimusiikkia, joista 
voisi mainita hänen viisikymmentä jousikvartettoaan. Vuonna 1770 hän muutti 
veljensä kanssa Pariisiin, jossa hän aloitti soolovirtuoosiuransa. Hänen tiedetään 
myös soittaneen Versailles’ssa The Royal Chapel nimisessä yhtyeessä vuosina 
1782–89. Hän toimi myöhemmin myös viuluopettajana, ja hänen kuuluisimpia 
oppilaitaan olivat luultavasti viulisti, kapellimestari ja säveltäjä Rodolphe 
Kreutzer. 
Hänen myöhemmästä elämästään ei tiedetä juuri mitään. Uskotaan, että hän eli 
elämänsä loppuun saakka Pariisissa, jossa hän myös luultavasti kuoli vuonna 
1809. Hän ei säveltäjänä eikä myöskään solistina saavuttanut ehkä yhtä suurta 
suosiota kuin veljensä tai isänsä, mutta hänkin oli melko tuottelias säveltäjä, 
erityisesti jos verrataan nykypäivän säveltäjiin. Tuohon aikaan säveltäminen oli 
kuitenkin yleisestikkin paljon massiivisempaa kuin se on nykypäivänä. Anton oli 
luultavasti keskittynyt enemmän opetustyöhönsä, ja hänellä ei luultavasti ollut 
aikaa niinkään kirjoittaa musiikkia. Luultavasti oli myös hankala tilanne siinä 
mielessä, että hänen isänsä ja isoveljensä olivat jo erittäin tuotteliaita säveltäjiä. 
Siitä saattaa tulla tietynlaisia paineita ja odotuksia, jotka voivat pysäyttää luovan 
sävellysinspiraation. 
 
2.3 Carl Stamitzin tie säveltäjäksi 
Karl Philipp Stamitz syntyi 8. toukokuuta 1845. Hänen isänsä oli kuuluisa 
tšekkiläinen säveltäjä ja hänen äitinsä oli saksalainen. Myöhemmin hän vaihtoi 
nimensä Carl Stamitziksi. Häntä nimitetään toisen sukupolven Mannheimin 
koulukunnan edustajaksi. Hän oli myös viulu- alttoviulu- sekä viola 
d’amourvirtuoosi ja aloitti musiikkiopinnot isänsä johdolla jo varsin varhaisessa 
vaiheessa. Hän oli ensimmäinen säveltäjä, joka alkoi käyttää erityistä vasemman-
käden pizzicatoa ja käytti tätä tekniikkaa myös hänen alttoviulukonsertossaan. 
Hän merkitsi nuottiin tämän 0-symbolilla. Hänen isänsä kuoltua hän jatkoi 
musiikin opiskeluja Christian Cannabichin johdolla. Kun Stamitz oli 15 vuotta 
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vanha, hänet palkattiin paikalliseen hoviorkesteriin viulistiksi, ja vuonna 1770 hän 
lopetti tehtävät orkesterissa ja aloitti Euroopassa matkustelemisen. 
 
 
2.3.1 Muutto Pariisiin 
Carl Stamitz muutti pikkuveljensä Anton Stamitzin mukana Pariisiin, jossa hänen 
viulu- alttoviulu- ja viola d’amourvirtuoosiuransa sai alkunsa. Hän matkusteli 
paljon ympäri Eurooppaa mm. Pietarissa ja Lontoossa sekä Frankfurtissa ja 
Augsburgissa, jossa hänen ensimmäinen kvartettonsa sai ensiesityksensä. Hänen 
tiedetään olleen Lontoossa vuosina 1777–1780, jolloin hän ystävystyi Johann 
Christian Bachin kanssa ja sävelsi useita uusia teoksia. Carl esiintyi myös solistina 
nimenomaan alttoviuluvirtuoosina yli 28 kertaa vuosien 1780 ja 1784 välisenä 
aikana. Yhden konsertin hänen tiedetään antaneen myös nuoren pianisti-säveltäjä 
L. van Beethovenin kanssa vuonna 1783. Hänen Euroopankiertueensa olivat 
erittäin kattavia, ja hänen suosionsa jatkoi kasvamista. On hienoa lukea, miten 
kriitikot ovat kirjoittaneet Carlista. Eräs ajan kuuluisimmista ja arvostetuimmista 
musiikkikriitikoita E.L. Gerber kirjoitti vuonna 1792 Carlin musiikillisesta 
lahjakkuudesta seuraavasti: 
”Ja miten ihmeellisen taitavasti ja tunteikkaasti hän soittaakaan 
alttoviuluaan, miten taivaallisen pehmeillä ja laulavilla nuoteilla 
hän hellittelee korviamme soittamalla viola d’amouria ja millä 
palolla hän soittaa konserttimestarina.” 
Tästä kriitikon lausumasta ylistyslitaniasta näkee mielestäni hyvin sen, miten 
arvostettu muusikko hän oli elämänsä aikana. Ei ole helppoa saada noin ylistävää 
tekstiä musiikkikriitikoilta. Se on kuitenkin varma, että Carl ei saanut kehuja 
pelkästään kriitikoilta, vaan myös muut säveltäjät ovat ylistäneet hänen 
intohimoista soittoaan. ihmiset olivat tottuneet kuulemaan alttoviulun soittavan 
enintään kolmannessa asemassa rumalla äänellä ja vähän epäpuhtaasti. Nyt oli 
kuitenkin tullut muusikko joka soitti virtuoosisia kappaleitaan alttoviululla ja nosti 
 10 
 
näin alttoviulun suosiota täysin uudelle tasolle. (Klassismi Wordpress 2011, 
internetsivut. 12.4.) 
2.3.2 Suosion taantuminen 
Kun hänen suosionsa alkoi hiljalleen vuoden 1790 jälkeen hiipua, jatkoi hän 
matkustelemista ja omien sävellystensä tuunnetuksi tekemistä sekä soittamista. 
Viimeiset vuodet hän toimi Jenan yliopiston kapellimestarina ja opettajana. Hänen 
kuoltuaan vuonna 1801 oli hänen omaisuutensa ollut niin valtava, että se 
huutokaupattiin. Carl Stamitz oli yksi aikansa tuottoisimpia säveltäjiä, erityisesti 
Mannheimin aikaisen orkesterimusiikin saralla. Hän kerkesi säveltämään 
elämänsä aikana useita kvartettoja, yli 50 sinfoniaa. Hänen täytyi olla melko 
rohkea mies, kun hän päätti valita virtuoosisoittimekseen juuri alttoviulun. Hän oli 
varmasti, niin kuin olemme jo tekstissäni voineet lukea rivien välistä, yksi aikansa 
taitavimpia alttoviulisteja. Luultavasti hän vei alttoviulutekniikkaa ja musiikkia 
paljon eteenpäin ja on näin ollut avaintekijä alttoviulun suosion kasvattamisen 
prosessissa. Onneksi hän sävelsi myös varsin paljon musiikkia alttoviululle, mistä 
valitettavasti varsin vähän, on säilynyt nykypäivään asti. 
 
3 CARL STAMITZIN MUSIIKKI 
Hänen tiedetään säveltäneen yli kuin 60 konserttoa eri soittimille sekä 38 sinfonia 
concertantea. Alttoviululle hän on säveltänyt kaiken kaikkiaan luultavasti kolme 
konserttoa. Hänen kahta muuta alttoviulukonserttoaan ei tiedetä kovin hyvin, eikä 
niistä ole käsittääkseni edes yhtään levytystä. Hänen ensimmäinen konserttonsa,  
johon myös tässä työssäni tutustun hieman perusteellisemmin, on yhä Carlin 
kuuluisimpia teoksia. Minulle oli kuitenkin myös varsin mielenkiintoista löytää 
hänen kaksi muuta alttoviulukonserttoaan, joista en ollut kuullut ennen mitään.  
Kaiken tämä lisäksi hän on säveltänyt useampia pienempiä teoksia ja lukuisia 
kamarimusiikkiteoksia, joista tunnetuimpia ovat hänen jousikvartettonsa. 
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3.1 Carl Stamitzin musiikin yleinen tuntemattomuus 
Kuten jo aikaisemmassa luvussa tuli varsin selväksi, Carl Stamitz oli varsin 
tuottelias säveltäjä. Valitettavasti hänen musiikkiaan soitetaan mielestäni aivan 
liian harvoin. Monet muusikot eivät edes tiedä hänen säveltäneen mitään muuta 
kuin alttoviulukonserton, muutaman klarinettikonserton ja ehkä myös 
sellokonserttoja. Todellisuudessa hänen sävellystuotantonsa on hyvin laaja. Jos 
alkaisin luetella jokaisen hänen teoksensa, niin luultavasti istuisin tässä 
kirjoittamassa vielä viiden vuoden päästäkin. Ajattelin tässä alaluvussa kuitenkin 
keskittyä yhteen varsin mielenkiintoiseen teokseen, jota tunnetaan melko vähän, 
mutta joka voisi varsin hyvin olla alttoviulistien keskuudessa paljon suositumpi ja 
soitetumpi. 
 
3.2 Perustietoa Carl Stamitzin alttoviulusonaatista 
Nykyään tämä harvoin soitettu alttoviulusonaatti on asetettu kurssivaatimuksissa 
B-kurssin tasoiseksi. Nämä kurssivaatimukset on laatinut Sibelius-Akatemia 
vuonna 1994. Se osoittaa sen, että kyseessä ei ole teknisesti mikään erityisen 
helppo, vaan omakohtaisista kokemuksestani voin sanoa  melko haastava sonaatti. 
Erityisesti puhtaus ja jousitekniset vaikeudet tekevät tästä sonaatista haasteellisen. 
(Sibelius Akatemia 1994, Kurssivaatimukset.) 
3.2.1 Sonaatin kuvaus ja analysointi 
Carl Stamitzin Alttoviulusonaatti B-duuri on kolmiosainen. Ensimmäinen osa, 
joka on tempomerkinnältään allegro, eli suomeksi nopeasti, alkaa hienostuneesti 
alttoviulun ja pianon yhteisellä niin sanotulla juhlallisella johdannolla. (Katso 
kuva esimerkki 1.) 
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1.  
Tempo merkintä allegro, joka tarkoitti varhaisen klassismin ajan musiikissa 
eloisaa, iloista sekä hilpeää, on mielestäni tässä osassa varsin hienosti kuultavissa. 
Osa on tunnelmaltaan erittäin keväisen kepeähkö sekä mukavan virtuoosisen 
vaikutelman antava.   
Hienon alttoviulun ja pianon yhteisen johdannon jälkeen piano aloittaa 
soittamisensa oikean käden soittaessa hienostunutta melodiaa vasemman käden 
säestäessä murto soinnuin, minkä jälkeen alttoviulu astuu taas sisään. (Katso kuva 
2.) 
2.  
 Tämä on tunnelmaltaan kuin sonaatin uusi aloitus. Alttoviulun aloittaessa soittaa 
varsin teknistä ja virtuoosista pääteemaa antaa piano hetkeksi tilaa alttoviululle ja 
alkaa hienostuneesti säestää. Sävellyksen rakenne on tässä kohdassa ja itse asiassa 
koko osan kohdalla varsin läpikuultava sekä suhteellisen yksinkertainen. 
Yksinkertaisuudella en kuitenkaan tarkoita yksinkertaista musiikkia, vaan 
nimenomaan rakennetta. Muoto tässä osassa on mielestäni melko tavallinen 
sonaattimuodolle ominainen ABA-rakenne. Kehittelyjakso alkaa samassa 
sävellajissa kuin mesittelyjakso. Se alkaa kuitenkin moduloida kehittelyjakson 
seitsemännessä tahdissa, kun etumerkinnästä poikkeavia merkkejä rupeaa 
ilmestymään. Se moduloi niin kuin sonaattimuodossa tavallisesti 
muunnossävellajiin eli b-molliin. Kehittelyjakso päättyy dominanttiin, jonka 
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jälkeen tulee kertausjakso. Kaksi ensimmäistä tahtia ovat, kuin alussa, mutta 
tämän jälkeen on huomattavissa pientä tai melko isoa variaatiota verrattuna 
esittelyjaksoon. Varsin mielenkiintoiselta kuulostaa tämän kertausjakson tahti 
numero 11, jossa alttoviulu ja piano soittavat unisoonissa alaspäin suuntautuvaa 
melodiakulkua. Laitoin tästä kohdasta myös kuvaesimerkin, jotta rakenne 
hahmottuisi paremmin myös lukijalle. (Katso kuva 3.) 
3.  
Tässä kohdassa on tärkeää harjoitella kahdeksasosa staccato nuotit 
mahdollisimman selviksi ja napakoiksi, jotta yhtyeen soitto pianistin kanssa 
onnistuisi mahdollisimman kepeästi ja vaivattomasti. Mielestäni koko 
ensimmäinen osa vaatii hyvin valmisteltua jousikättä, jonka täydellinen hallinta 
on edellytys hyvälle onnistumiselle tässä osassa. Tietenkin ei saa unohtaa myös 
vasemman käden ehdotonta tarkkuutta, minkä tämän tyylisessä musiikissa täytyy 
olla erittäin kirkasta, selkeää sekä hallittua. Tämän tyyppisen musiikin soitto on 
kuitenkin erittäin hauskaa ja antoisaa, ja sitä mielestäni kuuluisi jokaisen 
alttoviulistin soittaa. Täytyy myös muistaa, että tämän tyyppisiä kappaleita ei ole 
alttoviululle erityisen paljon, joten tämä kyseinen sonaatti on varsinainen 
kultakimpale alttoviulurepertuaarissa.     
Kaunis toinen osa, jonka tempo merkinnäksi on kirjoitettu andante moderato, joka 
suomennettuna tarkoittaa hillitysti kohtuullisessa tempossa soittaen, alkaa pianon 
melodisella soololla, jota alttoviulu rauhallisesti pitkillä puolinuoteilla säestää. 
Tämän jälkeen roolit vaihtuvat, ja alttoviulu ottaa melodian sujuvasti haltuunsa ja 
jättää pianon soittamaan rauhallisia säestyskuvioita. (Katso kuva 4.) 
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4.  
Kuten ensimmäisessä osassa, myös tässä osassa on tärkeätä ehdoton jousen 
hallinta. Jousikäden on oltava tässä osassa erittäin kantava ja melodinen. Sen 
tehtävänsä on viedä kaikki melodialinjat loogisesti ja elegantisti loppuun saakka. 
Tämä tehtävä ei välttämättä aina ole mikään helppo. Se on täysin päinvastainen 
kuin nähtiin ensimmäisen osan haastavista staccatokuluista. Tästä syystä 
suosittelen tätä sonaattia kaikille alttoviulisteille soitettavaksi. Myös kuulijalle 
tämä musiikki on varsin helposti ymmärrettävää, ja osan kauniit melodiat sekä 
yksinkertainen läpikuultava rakenne jättävätkin kuulijalle varsin miellyttävän sekä 
positiivisen elämyksen. 
   
Kolmannen osan tempo tai ehkä oikeammin esitysmerkintä on rondo, jota 
käytetään usein moniosaisten sävellysten, kuten konserton tai sonaatin 
loppuosana. Siinä on yksinkertainen mutta hilpeä teema, joka vuorottelee rondolle 
tyypillisesti vastakohtaisten välitaitteiden kanssa. (Katso kuva 5.) 
5.  
Osa alkaa pianon rondoteeman esittelyllä, johon liittyy mukaan alttoviulu 
soittamaan uudestaan tätä hilpeää tanssinomaista pääteemaa. Rondon tiedetään 
olleen alun perin keskiaikainen piiritanssilaulu. Myöhemmin Rondosta on 
kehittynyt eräänlainen soitin sävellysmuoto.   
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Kolmannen osan päällimmäiset haasteet alttoviulistille ovat taas kerran mielestäni 
jousikäden puolella. Tässä osassa yhdistyvät niin ensimmäisen osan vaikeahkot 
jousitekniset kulut, jossa vuorottelevat nopeat staccato ja legato, kuin myös toisen 
osan jousen kannattelu sekä hitaiden melodialinjojen harkittu suunta. Kaiken 
tämän lisäksi tämä osa sisältää myös vasemmalle kädelle varsin haastavia kulkuja, 
joiden harjoittelemiseen kannattaa perehtyä hitaasti metronomia käyttäen. 
3.2.2 Sonaatin tekniset haastavuudet       
Sävellyksestä mielestäni huomaa sen, että säveltäjä oli itse alttoviuluvirtuoosi ja 
sävelsi luultavasti myös tämän teoksen nimenomaan itseään varten. Tuohon 
aikaan yleisesti ei ollut tapana säveltää alttoviululle kovin virtuoosista musiikkia, 
koska alttoviulua ei pidetty tuolloin kovin virtuoosisena soittimena, vaan 
pikemminkin kamarimusiikkiinstrumenttina. Sonaatissa voi huomata paljon 
samanlaista materiaalia kuin hänen alttoviulukonsertossaankin, kuten virtuoosisia 
nopeita arpeggio- ja oktaavikulkuja sekä varsin korkeita nuotteja viuluklaavissa. 
Jousiteknisesti tämä sonaatti saattaa olla kuitenkin jopa hieman haastavampi ja 
opettavaisempi. Suosittelisinkin aloittamaan tästä Carl Stamitzin B-duuri- 
sonaatista ennen kun päätätte aloittaa soittaa hänen alttoviulukonserttoaan. 
Kokonaisuutena tämä teos on erittäin hyvä näyte klassismin ajan sonaatti- sekä 
rondomuodon sävellyksestä, koska se on sitä niin täysverisesti. Tähän lisääntyy 
vielä virtuoosinen, jopa barokkimainen virtuositeetti, jota klassismin ajan 
sonaateissa on harvemmin nähtävissä. Erityisesti alttoviululle ei olisi voinut 
kirjoittaa barokkiaikakaudella mitään kovin teknistä. Tämä johtui yksinkertaisesti 
siitä, että soittajia ei ollut ja jos oli, niin ne olivat viulisteja, jotka eivät kelvanneet 
orkestereihin viulisteiksi. Myös soittimen koko oli hieman isomp, kuin nykyään, 
ja sitä soitettiin toki ilman leuka- ja olkatukea. 
 
Suosittelen tätä lämpimästi kaikille alttoviulisteille soitettavaksi, niin nuorille kuin 
vanhoillekin. Tosin tämä sonaatti ei sovi kovin nuorille suhteellisen teknisen ja 
haastavan luonteensa johdosta. Intonaation kysymyksissä tämä sonaatti on jopa 
hieman hankalampi, kuin Carlin ensimmäinen alttoviulukonsertto. Tämä johtuu 
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myös aika pitkälti sävellajista. B-duuri, mikä on tämän sonaatin pääsävellaji, on 
jostain syystä hieman epämukavampi kuin D-duuri hänen konsertossaan.   
 
4 CARL STAMITZIN ALTTOVIULUKONERTTO 
Carl Stamitzin alttoviulusävellykset ovat yleisesti ottaen hänen itselleen 
säveltämiä, koska hän, niin kuin jo tekstissä aikaisemmin toin esille, oli aikansa 
merkittävimpiä alttoviuluvirtuooseja, joka kierteli ympäri Eurooppaa esiintymällä 
solistina ja samalla esittelemässä myös omia sävellyksiään. Varmasti näin oli 
myös hänen teknisesti melko haastavan, ja jopa voisi sanoa että virtuoosisen 
alttoviulukonserttonsa kanssa. Hänen alttoviulukonserttonsa D-duurissa on 
luultavasti peräisin vuodelta 1773. Se julkistettiin ensimmäisen kerran 
Frankfurtissa ja myöhemmin Pariisissa vuonna 1774, jossa Stamitz oli jo asunut 
vuodesta 1770. (Violain Music 2011 internetsivut.) 
4.1 Orkesteri 
Sävellyksessä on mielestäni varsin mielenkiintoinen ja ehkä voisi sanoa jopa 
melko erikoinen kokoonpano. Erityisesti tuona aikana, jona tämä konsertto on 
sävelletty, ei tämän tyyppinen kokoonpano ole ollut kovin tavallinen. Tässä myös 
hieman selventävä kuva konserton orkesteri kokoonpanosta. (katso kuva 6.)   
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6.  
Puhallinsoittimia on vain kaksi tai ehkä oikeampi olisi sanoa neljä, koska 
klarinetteja ja käyrätorvia on molempia kaksi. Myös jousien jako näyttää melko 
erikoiselta. Alttoviulut on jaettu kahteen osaan samalla tavalla kuin viulut. Tässä 
teoksessa on siis kahden viulusektion tapaan myös kaksi alttoviulusektiota. 
Tietenkin mukana ovat myös sello ja kontrabasso, mutta ei lyömäsoittimia. 
Hän käyttää myös alttoviulua mielestäni erittäin täyteläisesti. Sanalla täyteläinen 
tarkoitan sitä, että hän osaa on hyvin käyttää alttoviulun eri karaktäärejä esille 
tuovia vivahteita, kuten esimerkiksi kaikkia soittimelle mahdollisia rekisterejä ja 
sävyjä. Hänen varsin hyvä soitin tietämyksnsä näkyy myös varsin hyvin tässä 
orkesterisäestyksessä. Teoksen säestyksen pienestä kokoonpanosta huolimatta 
orkestraatio on mielestäni varsin täyteläinen ja pehmeä. 
Stamitz on ilmeisesti tietoisesti valinnut puhallinsoittimista juuri käyrätorven ja 
klarinetin. Varsinkin klarinetin ääniala on mitä parhain sovitettuna yhteen juuri 
jousisektion kanssa. Myös käyrätorvella on varsin tärkeä rooli tässä teoksessa. 
Käyrätorvea kutsutaan orkesterin pedaaliksi, koska sitä käytettiin juuri ns. 
orkesterin pedaalina varhaisessa orkesterimusiikissa. Käyrätorven tehtävänä on 
siis tehdä soinnuista mahdollisimman täyteläisiä, saumattomia ja kantavia. 
 18 
 
Stamitz käyttää näitä kahtakin puhallinsoitinta mielestäni melko harkitusti. 
Harkinnanvarainen käyttäminen näkyy siinä, että puhallinsoittimet ovat mukana 
vain ns. tutti eli alku- ja välisoitoissa. Tämä tarkoittaa sitä, että melkein aina, kun 
sooloääni soittaa, niin säestysääniä soittavat ainoastaan jousisoittimet. 
4.1.1 Ensimmäinen osa 
Ensimmäinen osa tempo merkinnältään allegro non troppo (suomennos. nopeasti 
mutta ei liian nopeasti) on kaiken kaikkiaan erittäin kaunis, mutta myös varsin 
virtuoosinen sisältäen haastavia oktaaveja, sekä brillainttia puhtautta vaativia 
terssejä ja haastavia kvinttejä. 
Jousisoittimet alkavat soittaa ensimmäisen osan varsin pitkää johdantoa. Jouset 
tekevät kahdeksan tahtia pitkän cresendon, jonka jälkeen puhallinsoittimet 
liittyvät mukaan ja osan pääteema toistuu paljon voimakkaammin koko orkesterin 
voimin. Jouset ja puhaltimet ovat täydellisesti balanssissa toistensa kanssa.   
Johdanto päättyy juhlallisesti toonikasointuun ja sooloalttoviulu aloittaa 
soittamaan jo johdannosta tuttua pääteemaa. (Katso kuva 7.) Sooloosuus alkaa 
hiljaisessa nyanssissa, joka voimistuu voimistumistaan, kunnes fraasi loppuu taas 
toonikasointuun. Tämä soolo, joka on myös oheisessa kuvassa (Katso kuva 7) on 
sama, joka kuultiin jo orkesterijohdannossa, mutta nyt sooloääni soittaa kaiken 
paljon virtuoosisemmin sisältäen hankalia oktaaveja, arpeggioita sekä kasoisääniä. 
(Katso. kuva 8.)   
7.  
8.  
Osan ehkä ensi arkaluontoisimmista paikoista on juuri heti tässä konserton alussa, 
jossa on hankalat ylöspäin suuntautuvat oktaavikulut, ja sitä seuraavat yli kolmen 
oktaavialan hypyt viuluklaavissa voivat aiheuttaa monille alttoviulisteille harmaita 
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hiuksia. (Katso kuva 8 tahdit 2-4) Tästä alttoviulu jatkaa, kunnes tulee pieni 
orkesterivälisoitto, joka vie osan modulaation kautta A-duuriin. Välisoiton jälkeen 
alttoviulu aloittaa jo alussa kuullun motiivin, mutta se esiintyi aikaisemmin eri 
sävellajissa sekä oli hieman lyhyempi motiiviltaan. Perusrakenne oli kuitenkin 
sama, ja se koostuu tässä jälkimmäisessäkin kohdassa yhdestä paikallapysyvästä 
niin sanotusta urkupisteestä, tai ehkä helpommin sanottuna äänestä, joka pysyy 
samana. Samaan aikaan ylä-ääni vaihtuu ja tekee puhtaasti soiton näin melko 
hankalaksi. Soolo-osuus päättyy taas virtuoosisine kulkuineen ja 
orkesterivälisoitto alkaa. Sävellaji pysyttelee vieläkin A-duurissa, ja 
orkesterivälisoitto alkaakin samalla pääteemalla, joka kuultiin jo alussa, mutta 
dominanttisävellajissa. Orkesteri välisoiton loppuessa alttoviulu jatkaa samassa 
sävellajissa hieman melodisempaa ja rauhallisempaa jaksoa. Jakso muistuttaa 
hieman aikaisemmasta, mutta on hieman moduloivampi sekä kehittelevämpi. 
Tässä musiikillisesti tärkeässä jaksossa on paikoitellen erittäin harras ja 
melankolinen tunnelma, vaikka muilta osin tämä konserton ensimmäinen osa on 
varsin iloinen ja hilpeä karaktääriltään. Ehkä tämä melankolinen teema on vain 
pieni väläytys tulevasta toisen osan kauniista Tomaso Albinonin ”Adagioa” 
muistuttavasta teemasta. Tämä rauhallinen jako kulminoituu pitkällä 
arpeggiojaksolla, jossa olisi tärkeätä soittaa niinsanotut liikkuvat äänet 
mahdollisimman selvästi ja terävästi, jotta ne erottuisivat soinnun paikalla 
pysyvistä äänistä. Tämän arpeggiokulun aikana tapahtuu myös varsin selviä 
modulaatioita.  (Katso kuva 9.) 
9.  
Tämän jälkeen seuraa orkesterin lyhyt välike, jonka jälkeen musiikki jatkuu 
alkuperäisessä sävellajissa ainakin muutaman tahdin ajan. Alttoviulu alkaa soittaa 
erittäin puhtausherkkiä terssejä. Tässä jaksossa tapahtuu useita lyhyitä 
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modulaatioita. Käydään mm. G-duurissa ja e-mollissa. Tämä jakso on siis 
mielestäni jo kertausjaksoa, sillä vaikka materiaali tässä on vielä uutta, niin 
muutaman tahdin kuluttua alkaa jo näyttää ja kuulostaa paljon tutummalta ja 
sävellaji on jo palautunut kokonaan D-duuriin niin kuin alussa. Ensimmäisen osan 
soolo osuuden lopussa on kuultavissa ja nähtävissä selviä yhtäläisyyksiä alun 
motiivien kanssa. Orkesterivälisoitto ennen kadenssia koostuu jo aikaisemmin 
soitetusta materiaalista. Konserton kadensseja tutkin myöhemmin erillisessä 
kadenssiluvussa. Kadenssin jälkeen seuraa vielä juhlallinen noin kahdeksan tahdin 
pituinen loppusoitto. 
Ensimmäinen osa tässä konsertossa on mielestäni yllättävän haastava, niin 
musiikillisesti kuin myös teknisesti. Itse yllätyin sen haastavuudesta ja 
monitahoisuudesta. Sen soitto antaa kuitenkin niin hyvän teknisen pohjan, että sen 
jälkeen on paljon helpompi soittaa muita ns. teknisesti paljon vaikeampia 
sävellyksiä, kuten esimerkiksi William Waltonin tai Bela Bartokin 
Alttoviulukonserttoa. Tämän osan tekniset kulut ovat ikään kuin harjoitelmallisia, 
ja niitä onkin hyvä harjoitella hitaasti metronomin kanssa edytimäisesti soittaen.  
Lisäksi ensimmäisessä osassa huomaa sen, jos et ole harjoitellut kaksoisääniä 
tarpeeksi monipuolisesti. Se on siis erittäin paljastavaa musiikkia, jossa ei voi 
soittaa sinnepäin, vaan pitää soittaa erittäin tarkasti ja helponoloisesti. Kuten 
viulisteille Mozartin konsertot, on tämä konsertto myös alttoviulisteille teknisen 
osaamisen peili. Tästä johtuen näitä konserttoja on alettu käyttämää 
orkesterikoesoitoissa, joissa on erittäin tärkeää täydellinen tarkkuus, puhtaus ja 
rytmi. 
4.1.2 Toinen osa 
Toinen osa, joka on tempomerkinnältään andante moderato, alkaa varsin 
koskettavalla melodialla. Orkesterin johdanto, joka alkaa d-mollissa, on mielestäni 
erittäin harras ja paikoitellen ehkä jopa surullisuutta huokuva.  Johdannossa 
säestyksen struktuuri on erittäin hento ja alun kaunista melodialinjaa soittavat 
ensimmäiset viulut. Johdanto jatkuu mielestäni hieman jopa vieläkin kauniimmin. 
Viulujen yksittäiset kuudestoistaosat ja niitä säestävät klarinetin ja 
käyrätorvisektion hartaat pitkät nuotit tekevät musiikin tunnelmasta mielestäni 
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jollain tavalla varsin kaipuun omaisen. Se on jotain sellaista, joka ei pysty 
mielestäni kuvailemaan sanoin. 
Alttoviulun soolo alkaa mielestäni vieläkin kauniimmalla melodialla kuin mitä 
alun johdannossa kuultiin. Se muistuttaa, niin kuin jo aikaisemmin tekstissäni 
mainitsin, varsin paljon Tomaso Albinonin Adagion nimistä kappaletta. Tämän 
kappaleen varmasti suurin osa ihmisistä tietää sen varsin ison suosion takia, mikä 
luultavasti johtuu siitä, että melkein jokaisissa hautajaisissa tämä sävellys on 
vakiorepertuaaria. (Katso kuva 10.) Tätä samaa surullista teemaa saatiin kuulla 
hieman jo ensimmäisen osan keskitaitteessa, mutta tempo oli tuolloin hieman 
ripeämpi. 
10.  
 
Alttoviulun ensimmäinen melodinen soolokulku tekee pienen tauon, jota  seuraa 
pieni jousien välike. Tämä pieni välike viekin yllättäen kappaleen modulaation 
kautta uuteen sävellajiin. Kappale moduloi osan rinnakkaissävellajiin, joka on 
tässä tapauksessa F-duuri. Se luo hienon tunnelman ja tuo minulle mieleen lohdun 
ja pienen auringonpaisteen. Erityisen hienolta se kuulostaa tämän hartaan ja 
surullisen tunnelman jälkeen, jota kuultiin osan alussa. Orkestraatio tässä 
kohdassa koostuu pelkästään alttoviuluista. On mielestäni erittäin hienon 
kuuloista, kun alttoviulut säestävät hienostuneesti alttoviulua. Samanlainen 
musiikillinen idea toistuu muutaman tahdin päästä uudelleen, mutta nyt 
säestyksessä ovat vain viulut ja sooloalttoviulun melodia on muuttanut muotoaan. 
Se luokin ikään kuin vastauksen jo aikaisemmin esiintyneelle materiaalille, jota 
aikaisemmin kuvailin. Alun johdannossa kuulemamme teema ja sävellaji palaavat 
kappaleen lopussa tehden tästä osasta muodollisesti sonaattimuotoisen. 
Stamitzin omaperäisyys ja kädenjälki näkyvät tässä osassa mielestäni varsin 
selvästi. Hän käyttää tässä teoksessa joitain barokin ajan vivahteita yhdistettynä 
klassismin ajan perinteisiin sointuratkaisuihin. Tämä osa ei välttämättä ole 
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teknisesti kaikista haastavin, mutta musiikillisesti ja tulkinnallisesti se on varmasti 
vielä haastavampi, kuin ensimmäinen osa. Myös tässä osassa, niin kuin 
ensimmäisessäkin, Stamitz käyttää alttoviulua erittäin mehukkaasti tuoden esille 
alttoviulun parhaat ja kauneimmat rekisterit. (Katso kuva 11.) Kuvan 
nuottiesimerkki osoittaa, miten yllättävän korkeitakin, mutta kuitenkin erittäin 
hyvin käteen istuvia otteita Stamitz käyttää alttoviulumusiikissaan. 
11.  
4.1.3 Kolmas osa 
Kolmannen osan ja samalla konserton viimeisen osan hilpeä ja verkkainen 
tunnelma luo varsin mielenkiintoisen vastakohdan toisen osan rauhallisen ja 
melankolisen teeman kanssa. Tempomerkinnältään konserton kolmas osa on 
rondo ja sen sävellaji on, kuten klassismin ajan teoksille yleistä, D-duuri, eli sama 
kuin konserton pääsävellaji. Rondon ominaispiirteisiin sopii hyvin 
tämäntyyppinen tanssillinen ja hilpeä sekä tekninen melodian rakenne. Rondon 
alussa alttoviulua säestävät ensimmäinen ja toinen viulu. Tästä johtuen se 
kuulostaakin erittäin kamarimusiikkimaiselta. Tämä tanssillinen teema rondolle 
tyypillisesti kertaantuu vielä varsin useasti kappaleen edetessä. Alttoviulun ja 
viulujen yhteinen trioosuus päättyy, ja tästä alkaakin koko orkesterin voimin 
toistuva rondon pääteema. Verrattuna aiempien osien säestyksen tuttiosuuksiin 
tämä eroaa siten, että nyt mukana soittaa myös sooloalttoviulu. Kappale jatkuu 
jonkinasteisella variaatiolla alun teemaan verrattuna. Alttoviulu säestää tässä 
kohdassa pelkästään viulut, sellot ja basso. Viimeksi mainitut soittavat lyhyitä 
kahdeksasosapizzicatoja, joiden tehtävä on antaa soinnuille lisää jämäkkyyttä. 
Tämä osa on teknisesti ehkä vielä haastavampi ja virtuoosisempi kuin 
ensimmäinen osa oli. Esimerkiksi tämä nuottiesimerkki (katso kuva 12) kuvastaa 
hyvin sitä, miten haastavia teknisiä ratkaisuja Stamitz on käyttänyt. 
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12.  
Teknisesti tämä konserton kolmas osa on mielestäni vielä haastavampi, kuin 
ensimmäinen osa, jossa oli myös enemmän melodioita. Kolmannessa osassa 
yhdistyvät niin jousitekniset haastavuudet kuin myös vasemman käden haastavat 
kulut, joiden harjoittelemiseen suosittelisin käyttämään tarpeeksi aikaa, jotta 
lopputulos olisi mahdollisimman kepeä ja hallittu. Kaiken kaikkiaan tämä 
konsertto on mielestäni erittäin hyvä sävellys, josta jää hyvä mieli ja jonka 
musiikillinen sisältö on erittäin laaja ja mielenkiintoinen. Klassismin ajan 
konserttoja ei pidetä ehkä niin vaikeina kuin myöhemmin sävellettyjä romantiikan 
ja impressionismin aikaisia sävellyksiä, mutta todellisuudessa ne ovat mielestäni 
soittajan näkökulmasta paljon haastavampia. Myös tämä kyseinen Carl Stamitzin 
alttoviulukonsertto osoittaa sen, miten vaikeata on soittaa tämän tyyppistä 
musiikkia. Tyylikysymyksissä voi aina syntyä erimielisyyksiä, mutta tärkeintä 
tässä konsertossa on ehdoton rytmin, jousen ja vasemman käden hallinta 
yhdistettynä musikaaliseen ja mielenkiintoiseen tulkintaan. Tulkinta on ehkä eräs 
eniten kysymyksiä herättäviä asoita musiikissa, koska musiikin, tässä tapauksessa 
juuri klassismin ajan musiikin, tulkinta on itse asiassa varsin haastava tehtävä. 
Joidenkin mielestä tämäntyyppistä musiikkia pitäisi soittaa ilman vibraattoa ja 
ehkä jotenkin vanhanaikaisesti. Mielestäni tulkintakysymykset ovat kuitenkin 
jokaisen artistin henkilökohtainen asia, joista ei tarvitse pitää, mutta niitä ei 
myöskään kannattaisi heti lytätä, koska vain siten syntyy uusia ideoita joista, 
jokainen oppii jotain uutta ja mielenkiintoista. 
Kokonaisuudessa tämä konsertto on varsin erinomainen teos, jonka kaltaista ei 
toista ole. Tämä siis tietenkin pelkästään alttoviulurepertuaaria silmällä pitäen. 
Sen tekniset haastavuudet eivät lopu kesken, ja aluksi ehkä jopa helpolta tuntuva 
konsertto onkin itse asiassa kaikkea muuta kuin helppo. Varmasti myös jokainen 
viulisti tietää miten yksinkertaisia mutta teknisesti haastavia ovat esimerkiksi 
Mozartin viulukonsertot. Täsmälleen samantyyppiset haasteet löytyvät myös 
Stamitzin alttoviulukonsertosta. On vain yksi asia, joka tekee viimeksi mainitusta, 
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ehkä jopa hieman vaikeamman. Olemme monesti kuulleet sanottavan, että koolla 
ei ole väliä, mutta tässä tapauksessa ainakin on. Alttoviulun koko tekee 
virtuoosisesta soitosta mielestäni vieläkin hankalampaa kuin viululla tai sellolla. 
Onhan sello toki isompi, mutta sitä ei tarvitse soittaa kuten alttoviulua eli olalla 
kannatellen. 
 
5 KAHDEN KADENSSIN VERTAUS 
Konserton kadenssit ovat alun perin olleet pitkälti improvisaatiota kappaleen tai 
konserton osan teemojen pohjalle. Sen huomaa myös siitä, että monikaan 
klassismin tai barokin ajan säveltäjä ei kirjoittanut kadensseja itse. Tuon ajan 
muusikot olivat varsin monipuolisia, ja heille ei ollut ongelmana improvisoida 
lavalla oma kadenssi ja näyttää yleisölle parasta mahdollista teknistä osaamistaan. 
Tässä viimeisessä luvussa aionkin tutkia hieman Carl Stamitzin 
alttoviulukonserton kadensseja. 
5.1 Ensimmäisen osan kadenssien eri tyylit 
Konsertolla tiedetään olevan kaikenkaikkiaan noin kolme virallista kadenssia, 
joista kahta soitetaan yleisimmin koesoitoissa. Tietenkin näiden lisäksi on 
olemassa useita muita kadensseja, mutta harvat soittavat niitä tai edes tietävät 
niiden olemassaolosta. Mielestäni Clemens Meyerin (1868-1958) kadenssi, jota 
pidän itselleni tyylillisesti kaikista sopivimpana, on erittäin hyödyllinen myös 
pelkästään soittoteknisestä näkökulmasta. Meyer oli luultavasti myös itse 
alttoviulisti ja säveltäjä, koska häneltä löytyy 16 etydiä alttoviululle Op. 3. 
Jostakin syystä hänestä ei löydy kovin paljon tietoa mistään, eikä häntä pidä 
sekoittaa samannimiseen saksalaiseen nykykirjailijaan. Meyerin kadenssi alkaa 
juhlallisesti neljäsosadesimillä, jota seuraa virtuoosinen alaspäin suuntautuva 
kulku. Desimin soittamista helpottaa se, että alhaalla oleva d-ääni soitetaan 
vapaana kielenä. (Katso kuva esimerkki 13.) 
 25 
 
13.  
 Samantyyppinen motiivi kertaantuu vielä kerran, mutta toisella kertaa esittäjästä 
riippuen olisi hyvä soittaa vastakohtaisesti hieman hiljempaa. Kadenssi jatkuu jo 
alusta tutuilla soinnuilla D-duurin käännöksinä. Näistä hankalin on mielestäni 
neljäs akordi, joka on sama kuin toinen, mutta siihen tulo on paljon hankalampi, 
koska siihen tullaan yläkautta. Tämän jälkeen jatketaan erittäin tarkkaa puhtautta 
vaativilla kaksoisäänillä, joiden harjoitteluun kannattaa käyttää kokonainen 
harjoittelukerta, jotta ne asettuisivat paikalleen ja jotta ne kuulostaisivat 
luonnollisilta. Vaikeiden kaksoisäänikulkujen jälkeen tulee hieman vapaampi 
jakso, jossa tärkeätä on pysyä mahdollisimman hyvin rytmissä. Tiedän, että 
vapaus ja rytmi eivät ehkä sovi kovin hyvin yhteen, mutta tässä tapauksessa ne 
sopivat varsin hyvin. Käytännössä se tarkoittaa sitä, että kvartti- ja kvintti- 
pariäänissä otetaan hieman vapaampi tempo ja sitä seuraavassa triolikuviossa 
otetaan taas vakaa tempo, jotta seuraava samantyyppinen kuvio olisi mahdollista 
suorittaa paremmin. Kahden kerran jälkeen siirrytään soittamaan samanlaista 
materiaalia oktaavia ylempää. Myös tässä täytyy kiinnittää huomiota samoihin 
asioihin kuin aikaisemmin, mutta nyt täytyy myös muistaa, että kahta 
kahdeksasosastaccatoa seuraa yhtä monta kahdeksasosalegatoa, joiden aikana olisi 
hyvä tehdä pieni hidastus, jotta sitä seuraava virtuoosinen sävelkulku alkaisi 
mahdollisimman varmasti. Nämä kohdat ovat mielestäni kuin oopperan 
laulaminen yksin, koska ne ovat kuin vuoropuhelua erityyppisten karaktäärien 
välillä. Tämä aikaisemmin mainittu on selvä muistelma ensimmäisen osan 
teemoista. Kadenssi jatkuu hienoilla arpeggioilla, joissa on tärkeätä muistaa 
korostaa soinnun ydintä eli arpeggion liikkuvia ääniä. Muut soinnun äänet ikään 
kuin säestävät tätä. Tässä kohdassa voi ajatella nyanssit tietenkin miten itse 
haluaa, mutta minun mielestäni hyvä vaihtoehto olisi aloittaa nämä kulut hieman 
kovemmin ja saman materiaalin kerratessa soittaa sama hieman hiljempaa. 
Erityisen tarkkana pitää olla kuudestoistaosastaccatokuluissa ylöspäin. Näissä 
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kohdissa kannattaa pitää jousi staccatosta huolimatta mahdollisimman lähellä 
kieltä, jotta hallitsematon pomppu kielellä saataisiin minimoitua. Näitä haastavia 
kulkuja seuraa hieman melankolisempi mutta luonteeltaan sama kuin aikaisemmin 
kuultu arpeggio, joka johtaa isoon kulminaatioon, joka alkaa haastavalla 
oktaavilla. Tähän kohtaan on merkattu Presto, mutta en näe tätä kuitenkaan kovin 
tarpeellisena, koska tärkeintä tässä kohdassa ennen kaikkea on puhtaus ja jousen 
hallinta.  Loppuosa kadenssista on kadenssille tyypillinen, ja se vie musiikin 
hienosti monien mutkien kautta takaisin alkuperäiseen sävellajiin. 
Mielestäni tämä kadenssi on tarpeeksi haastava ja tarpeeksi monitahoinen. Se 
antaa erinomaisen kuvan soittajan kyvyistä. Se ei ole myöskään liian pitkä, joten 
se ei muutu yleisölle mielenkiinnottomaksi ja pitkäveteiseksi. On mielenkiintoista 
huomata, miten paljon on hyötyä kadenssin soittamisesta konserton kannalta. 
Erityisesti jos on kyseessä hyvä ja tyylitietoinen kadenssi, niin kuin tämä. 
Kadenssi on luonteeltaan hyvin vapaa ja myös melko virtuoosinen. Sen vaikeudet 
ovat samankaltaiset, kuin konserton ensimmäisestä osasta löytämä. Intonaation 
kannalta tämä Meyerin kadenssi on paljon arkaluontoisempi kuin seuraavaksi 
kuvailemani Paul Klengelin kadenssi. Molempien kadenssien nuoteista on kopiot 
liitteenä, jotta voisitte tutustua näihin kahteen kadenssiin hieman paremmin. 
Toinen yleisesti soitettu kadenssi on Paul Klengelin säveltämä, mutta en 
henkilökohtaisesti pidä siitä jostain syystä yhtä paljon kuin ensimmäisestä. 
Klengel (1854–1935) oli myös itse varsin monipuolinen muusikko. Sovittamisen 
ja säveltämisen lisäksi hän oli myös viulisti, alttoviulisti, pianisti ja kapellimestari. 
Hän on säveltänyt musiikkia enimmäkseen viululle, alttoviululle, pianolle, 
kuorolle sekä lauluäänelle. Hänellä on mielenkiintoinen ja harvoin kuultava 
kuusiosainen teos ”Kuusi kappaletta” Op. 39 alttoviululle ja pianolle. 
Mielenkiintoisten sävellyksien lisäksi Klengel on myös tehnyt lukuisa sovituksia 
muiden säveltäjien kappaleista. Esimerkiksi Johannes Brahmsin ensimmäinen 
viulusonaatti on sovitettu myös alttoviululle juuri Klengelin toimesta. Syitä, miksi 
en pidä hänen kadenssistaan, on luultavasti enemmän kuin yksi. Päällimmäisiä 
syitä kuitenkin ovat luultavasti liian suuret tyylilliset eroavaisuudet verrattuna itse 
konserttoon. Klengel on elänyt paljon myöhemmin kuin Stamitz, ja hänen 
kadenssissaan onkin liian paljon mielestäni romantiikan vaikutteita, eikä se sovi 
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oikein tyylillisesti yhteen klassismin ajan konserton kanssa. Hän on tehnyt 
luultavasti tahallaan omalle ajalleen paremmin sopivan kadenssin, tai syy saattaa 
olla myös siinä, että henkilö, joka on alun perin tilannut kadenssin häneltä, on 
esittänyt toivomuksia kadenssin tyylin suhteen. Klengelinkin kadenssi on 
paikoitellen varsin mielenkiintoinen. Kadenssin keskivaiheilla mennään jo siihen 
suuntaan, että se alkaa kuulostaa paikoitellen J. S. Bachin soolosarjalta. Tyyliltään 
tämä kadenssi on siis melko vapaa. erityisesti tämä jakso (tahdit 14–19), joka 
näkyy myös seuraavassa kuvaesimerkissä (Katso kuva 14.) 
  
14.  
Mielestäni tämä jakso näyttää jopa nuottikuvaltaan hieman Bachin omaiselta 
musiikilta. Tämä jakso on intonaatiota käsittävästä näkökulmasta erittäin 
haastava. On vaikeata sanoa, kumpi vertailemistani kadensseista on helpompi tai 
vaikeampi, mutta kuunteluni perusteella Klengelin kadenssi on yleisemmin 
soitettu kuin Meyerin ja se saattaa myös olla hieman haasteellisempi. Ne ovat 
kuitenkin teknisesti ja tyylisesti niin erilaisia, että niitä on mielestäni vaikeata 
verrata keskenään. Mielestäni on kuitenkin melko mielenkiintoista, että Meyerin 
kadenssi eroaa niin paljon tyylillisesti Klengelin säveltämästä. Meyer eli hieman 
myöhemmin kuin Klengel, mutta ikäero oli melko pieni ja heitä kahta voisi 
kuitenkin pitää toistensa aikalaisina. 
5.2 Toisen osan kadenssit 
Toisen osan kadensseista niin ikään Meyerin versio on mielestäni enemmän 
tyylille sopivampi kuin Klengelin versio. Myös toisen osan kadenssissa, kuten 
ensimmäisenkin osan kadenssissa, on mielestäni liian iso kontrasti verrattuna 
varsinaiseen konserttoon. Meyerin toisen osan kadenssi, on sen lisäksi, että se on 
teknisesti ehkä hieman vaikeampi kuin Klengelin, myös mielestäni paljon 
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enemmän Stamitzin tyyliin sopiva. Monet voivat pitää sitä liian  
konservatiivisena, mutta minun mielestäni olisi hyvä soittaa konsertolle 
ominainen kadenssi. Erityisesti, jos kyseessä on virallinen konserton kadenssi, 
jota kysytään orkesterikoesoitoissa ja koulun pääsykokeissa. Uskon, että kaikilla 
meillä on erilainen maku, ja niin on myös tämän kadenssin kanssa. Itse valitsen 
mieluummin Meyerin version kadenssista, ja jos haluan soittaa jotain vapaampaa, 
niin minulla on aina mahdollisuus säveltää oma kadenssi, mitä on aina 
mielenkiintoista tehdä.   
6 YHTEENVETO 
Työtäni kirjoittaessa huomasin selvästi miten, mieleni täyttyi uudella tiedolla ja 
miten onnelliseksi siitä tulee, kun löytää tai oivaltaa jotain uutta ja 
mielenkiintoista. Erityisen mielenkiintoista oli tutkia Carl Stamitzin ensimmäistä 
alttoviulukonserttoa partituurin kautta ja saada siitä sitä kautta apua myös omaan 
soittoon. 
 Kun perehtyy johonkin teokseen niin syvällisesti, niin teoksen soitto muuttuu 
paljon helpommaksi kuin ennen. Useasti muusikot soittavat konserttoja ja 
muutakin kamarimusiikkia siten, että he opiskelevat oman stemmansa ja jättävät 
huomiotta säestyksen ja muun tärkeän materiaalin liittyen konserton 
säveltämiseen ja säveltäjään. Mielestäni olisi tärkeätä joka kerta, kun aloittaa 
jonkin konserton tai sonaatin soittamisen, tutustua huolellisesti teokseen 
kokonaisuudessaan. Konserton orkesterisäestyksen tutkiminen antoi minulle ihan 
erilaisen käsityksen koko teoksesta. Helpotusta omaan soittoon toi mielestäni 
myös se, että analysoimalla teosta – sen rytmejä, modulaatioita ja sävellajeja sekä 
muotorakennetta- tuntui konserton soitto paljon mielenkiintoisemmalta ja jollain 
tasolla jopa helpommalta. Minulla oli sen jälkeen paljon varmempi olo soittaa 
kyseistä teosta ja olin myös paljon tietoisempi siitä, mitä esimerkiksi muut 
instrumentit soittavat säestyksessä. Konserton analysoiminen ja tutkiminen oli 
jollain tavalla aluksi vaikeata ja oli myös vaikeata löytää sanoja kuvailemaan sitä 
tunnelmaa, joka teoksen eri osissa vallitsi. Lopulta löysin kuitenkin jonkin verran 
näkökulmia ja mielipiteitä, mutta huomasin, että jos yritin kuunnella musiikkia ja 
samalla kirjoittaa, niin se ei jostain syystä onnistunut. Minun piti tavallaan katsoa 
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nuottia ja laulaa se päässäni, jotta kirjoittaminen olisi minulle helpompaa. En 
tarkoituksella tahtonut kirjoittaa kovin virallista ja teknistä analyysiä, vaan 
tarkoitus minulla oli kirjoittaa mahdollisimman yksinkertaisesti ja 
ymmärrettävästi. Konserton tutkiminen kaikessa rauhassa antoi minulle aivan 
uudenlaisen käsityksen siitä, miten voin tulevaisuudessa tutkia ja opetella 
kappaleita. Vaikka se ei välttämättä ole uutta tietoa, niin minulle se oli tärkeä 
oivallus, mikä varmasti tulevaisuudessa antaa hyvät edellytykset mahdollisimman 
nopeasti ja vaivattomasti omaksua uudet ja minulle tuntemattomat kappaleet. En 
voisi sanoa, että en olisi tuntenut tätä konserttoa aikaisemmin, mutta minun 
tietämykseni ulottui enimmäkseen ensimmäisen osan sooloosuuksiin. Säestystä en 
ollut ajatellut sen tarkemmin, eikä se minua silloin edes erityisemmin 
kiinnostanut. Nyt kun tiedän, että tästä menetelmästä on paljon hyötyä, aion 
suositella sitä myös muille muusikoille.         
Pelkästään konserton tutkiminen olisi ollut minulle kuitenkin hieman liian 
yksitahoista. Olen varsin iloinen, etten asettanut raameja niin ahtaalle. Minulle 
uusien teosten löytämisen ilo ja niiden tutkiminen on muusikolle ja varsinkin 
minulle, joka olen myös säveltäjä ja kapellimestari, erittäin tärkeätä ja kehittävää. 
On monia asioita, joita en tiennyt ennen tämän työn kirjoittamista. Tiesin, että on 
olemassa säveltäjä Stamitz, mutta minulla ei ollut mitään tietoa siitä, että heitä oli 
useampia. Vasta tämän työni yhteydessä huomasin, että heidän perheensä oli 
varsinainen säveltäjien perhe. En myöskään tiennyt, että heidän isänsä oli niin 
merkittävä ja tuottoisa säveltäjä. Stamitzien musiikista on erittäin paljon opittavaa, 
ja juuri tästä syystä olen erittäin tyytyväinen, että sain mahdollisuuden tutkia tätä 
aihetta oikein kunnolla. Tulevaisuudessa aion varmasti hyödyntää kaikkea tästä 
työstä oppimaani. Stamitzien elämä on tästä lähtien niin hyvin tiedossani, että jos 
joku kysyy heidän syntymästään tai kuolemastaan niin minä voin vastata heille 
pitkään miettimättä kaiken, mitä olen tästä oppinut. Merkittävimpiä oivalluksia 
tässä työssäni koen olevan juuri sen, miten paljon minä sain uutta tietoa koskien 
esimerkiksi Carl Stamitzin musiikkia. Ihmettelen syvästi, miksi hänen teoksiaan, 
tai ehkä olisi oikein sanoa heidän teoksiaan, soitetaan niin vähän. Esimerkiksi 
hänen sinfonioitaan, kuten ei hänen isänsäkään sinfonioita, soiteta missään päin 
maailmaa erityisemmin. Levytyksiä löytyy jonkin verran, mutta heidän 
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massiiviseen tuotantoonsa nähden määrät ovat hyvin pieniä. Hänen isänsä 58:stä 
sinfoniasta on levytetty maksimissaan kymmenen. Sama pätee myös Carlin 
sinfonioihin, mutta niitä on levytetty jopa vielä vähemmän. Lisäksi kummastuttaa 
se, että heidän kamarimusiikkiansa soitetaan niin harvoin, että minä en ainakaan 
ole eläessäni kuullut kertaakaan yhtään Johannin, Carlin tai Antonin 
jousikvartettoa. Olen kuitenkin löytänyt tämän työni ansiosta useita nuotteja 
heidän jousikvartetoistaan ja muista kamarimusiikkiteoksista, joihin kuuluvat 
erilaiset duetot ja paljon muuta mielenkiintoista. Aion tulevaisuudessa esittää 
näitä teoksia ja tutustuttaa ihmisiä niihin hieman enemmän, jotta kaikki ihmiset 
oppisivat paremmin tuntemaan säveltäjän, tai säveltäjät Stamitzit. Olen tässä työni 
ohessa myös miettinyt sitä, miksi on niin, että joidenkin säveltäjien musiikki jää 
elämään paremmin kuin toisien. En ole vielä kuitenkaan varsinaisesti löytänyt 
vastausta tähän kysymykseen. Luulen kuitenkin, että syy tähän saattaisi olla 
peräisin siitä, että joidenkin ihmisten elämä oli mielenkiintoisempi ja he saattoivat 
olla myös itse mielenkiintoisempia persoonia. Tästä hyvä esimerkki on mielestäni 
W. A. Mozart, joka oli varmasti aikansa nero, mutta se ei välttämättä yksin olisi 
riittänyt. Hänen täytyi olla varsin mielenkiintoinen ja nykypäivää ajatellen 
varsinainen pop-musiikkitähti, joka kierteli ympäri Eurooppaa ja antoi konsertteja 
maineikkaissa hoveissa ja saleissa. Nykyään häntä voisi mielestäni verrata vaikka 
Elton Johniin tai Michael Jacksoniin, jotka saivat nuoret ja vanhat liikkumaan ja 
menemään kuuntelemaan heitä. Mozartin täytyi siis mielestäni olla myös taitava 
niin sanottujen fanien metsästäjä. Verrattuna toisiin säveltäjiin Mozartilla oli siis 
varsin värikäs ja tapahtumarikas elämä. Tästä voikin johtua se, miksi esimerkiksi 
Stamitz ei ole noussut ihmisten huulille ja mieliin. Stamitz oli kieltämättä 
virtuoosi sekä aikansa tuotteliaampia säveltäjiä, mutta häneltä luultavasti puuttui 
niin sanottu mediaseksikäs elämä, josta ihmismassat olisivat olleet kiinnostuneet. 
Avaintekijänä pidän myös sitä, että kun Mozartin kuolemaan liittyy useita 
arvoituksia ja muita spekulaatioita, niin siitäkin johtuen häntä pidetään tavallisesti 
Beethovenin ja Haydnin lisäksi ainoana klassismin säveltäjänä. Tämä on 
mielestäni surullista, ja tämä pitäisi ehdottomasti korjata tulevaisuudessa. 
Säveltäminen oli tuohon aikaan erittäin yleistä ja tavallista. Tästä mielestäni 
johtuu suurimman osan massaan hukkuminen ja häviäminen. Onneksi näin ei ole 
kuitenkaan käynyt kokonaan Stamitzien kohdalla. Alttoviulukonsertto, jonka Carl 
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sävelsi, ei suinkaan ole ainoa, jonka hän sävelsi. Mielenkiintoista oli huomata, että 
hänellä onkin alttoviulukonserttoja kaiken kaikkiaan kuusi kappaletta, joista 
kolme on Viola d´amourkonserttoja ja joita soitetaan melko harvoin johtuen 
tämän instrumentin sukupuuttoon kuolemisesta. Näistä kolmesta alttoviulu 
konserttosta ensimmäinen on soitetuin ja toiset kaksi on oikeastaan täysin 
unohdettu ja haudattu. Koin kuitenkin varsin miellyttävän yllätyksen, kun 
etsiessäni tietoja ja nuotteja koskien ensimmäisen konserton kadensseja löysin 
yllättäen hänen toisen ja kolmannen alttoviulukonserttonsa. Olisi mielenkiintoista 
tulevaisuudessa tutkia myös niitä konserttoja ja miksei myös esittää niitä. 
Etsiessäni varsin monesta paikasta en kyennyt löytämään ainuttakaan esitystä 
näistä kahdesta konsertosta. Ensimmäinen konsertto on kuitenkin jostain syystä 
jäänyt elämään ja ehkäpä myös ansaitusti. Kyseinen konsertto on yksi 
tärkeimmistä ja soitetummista alttoviulistien repertuaarissa. Se ei kuitenkaan 
omien kokemusteni mukaan ole mikään kovin helppo konsertto. Tietenkin asiasta 
voi olla monta eri mieltä, mutta mielestäni se on erittäin hyödyllinen konsertto 
soitettavaksi läpi elämän. Se pitää sormet ja aivot hyvin toiminnassa. Lisäksi se 
vie soiton tekniikkaa valtavasti eteenpäin. 
Toisena tärkeänä asiana, jonka tästä oivalsin, pidän alttoviulun tekniikan 
kehittymistä läpi vuosisatojen. Carlin musiikista huomaa varsin selvästi tekniikan 
hurjan kehityksen alttoviulun soiton kannalta tärkeään suuntaan. Alttoviulujen 
tosin tiedetään olevan tuohon aikaan hieman pienempiä kuin aikaisemmin ja 
nykyään. Aikaisemmin oli käytössä myös ns. tenoriviulu, joka oli jo niin iso, että 
sen soittaminen oli jo melko hankalaa ja vaati melkein jättiläisen soittamaan sitä. 
Tutkiessani Stamtizin ohella myös alttoviulun historiaa hieman tarkemmin 
huomasin, miten paljon alttoviulistien taso on noussut. Nykyään soitetaan jo 
teknisesti toki paljon hankalampia teoksia kuin Stamitzin konsertto, mutta 
klassismin ajan musiikissa on aina omat haastavuutensa joita ei löydy 
myöhemmältä aikakaudelta. Soittamisen tarkkuus ja elegantti tyylille sopiva 
esitys ovat ne asiat, jotka tekevät tuon ajan musiikista hankalan. Kuitenkin 
niistäkin löytyy varsin teknisiä erityisesti jousiteknisiä haastavuuksia, joita kaikki 
eivät kykene tekemään. Alttoviuluvitsit, niin kuin me kaikki tiedämme, ovat 
varsin tunnettuja muusikkopiireissä. Olen aina miettinyt, minkä takia niitä vitsejä 
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väännetään juuri alttoviulisteista, mutta kiitos tämän opinnäytetyöni olen saanut 
uutta tietoa alttoviulun alkuajoista ja sen pitkästä ja vaivalloisesta elämänkaaresta. 
Ei siis ole minkään ihme, että heistä on tehty niin paljon erilaisia vitsejä. Uskon, 
että näitä vitsejä on kehitelty jo varhaisesta ajasta saakka, luultavasti jo barokin 
ajalta, mutta ehkä jo ennen sitä. Alttoviulu on kuitenkin hieno ja haastava 
instrumentti, jota ei pidä pitää aliarvostettuna tai vitsin kohteena. Nykypäivänä 
alttoviuluohjelma on suurimmalta osin yhtä haastavaa, kuin viulunkin ohjelma. Se 
kaikki, joka on vienyt alttoviulistien tason siihen pisteeseen, missä se on tänä 
päivänä, on pitkän ja haastavan työn hedelmä. Siitä voimme osittain kiittää 
mestarisäveltäjiä ja erityisesti Stamitzien säveltäjäperhettä, jossa oman 
panoksensa antoivat kaikki kolme, niin isä kuin hänen kaksi poikaansakin. 
Alttoviulu kuuluu suurille lavoille, koska se miellyttää ihmisten korvaa parhaalla 
mahdollisella tavalla. Näin toteaa myös säveltäjä Hector Berlioz ja mainitsee 
sitaatissaan seuraavaa: 
”Kaikista orkesterin soittimista, juuri alttoviulun erinomaiset 
kvaliteetit on pisimpään ymmärretty väärin. Se ei ole viulua 
kömpelömpi, sen sointi alakielillä on erityisen puhutteleva, sen 
ylimmät nuotit ovat erityisen surumielisiä.” 
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